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      La investigación Composición de rapsodia ecuatoriana para Orquesta 
Sinfónica: un acercamiento a su concepción, se propone enriquecer el 
repertorio de música académica del país en la teoría y técnica a 
través de la creación de una obra para Orquesta Sinfónica, como 
aporte a la cultura nacional. 
 
Para su efecto se han fijado como objetivos específicos, 
fundamentar teórica técnica y musicalmente la creación de la 
rapsodia ecuatoriana, desarrollar la composición mediante el uso de 
ritmos ecuatorianos, realizar el análisis musical de la obra y presentar 
la partitura general y particellas. En cuanto a los géneros musicales 
del Ecuador, se examinan el sanjuanito, el yaraví y albazo. Un 
adecuado abordaje para la parte estructural de la composición, 
permite el equilibrio entre los ritmos, temas y movimientos. 
 
 Es importante reconocer que, en el campo del desarrollo musical, 
los artistas de nuestro país no cuentan con ningún tipo de apoyo ni 
estímulo para la creación de nuevas obras. La producción musical 
debe estar relacionada con la realidad cultural de cada una de las 
sociedades, constituyéndose en el referente de crecimiento y 
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potenciación de los valores e identidad nacional, para así, enriquecer 
las raíces de nuestras tradiciones. Debe además constituirse en un 
generador de propuestas culturales que incentive el interés e 
inclinación para producir música académica y arte ecuatoriano de 
calidad, superando el mercantilismo que solo busca el consumo 
antes que la valoración de nuestra cultura y valores. 
 
El trabajo está integrado por dos grandes capítulos: a) en el primero 
o marco teórico se proporcionan los fundamentos y lineamientos 
generales de la rapsodia; b) el segundo, desarrolla la propuesta de 
escritura de una rapsodia basada en ritmos ecuatorianos, aspecto que 
presenta dificultades, pues en el país este género no ha sido muy 
explotado.  
Este documento opta por un tipo de investigación descriptivo: 
refiere, mide y/o caracteriza el fenómeno en cuestión. El método 
utilizado es analítico-sintético: articula el estudio teórico con la 
propuesta per se.  
Las conclusiones que se presentan al final intentan reforzar los 
puntos más característicos expuestos a lo largo de toda la 
investigación y relievan los contenidos interpretativos de la 
propuesta composicional.  Dentro de la bibliografía impresa y digital 
que se registra se encontrarán fuentes no necesariamente citadas en 
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el trabajo que, sin embargo, pueden ser de gran ayuda para quien 
intente abordar esta misma temática.  
Finalmente, se espera que esta aportación sirva para valorar y 
concientizar a la sociedad ecuatoriana del escaso apoyo al desarrollo 
de la rapsodia, y de la importancia de realizar profundos estudios en 
el campo de la producción musical, especialmente en lo que 
concierne a la música académica ecuatoriana. Si bien, durante la 
historia de la música se han producido obras magistrales en los 
diferentes países, la música ecuatoriana dispone de matices que le 
pueden ubicar entre las mejores, por lo que es necesario impulsar su 
desarrollo. Para esto se necesita preparación técnica y especialmente 
una inclinación a la originalidad y creatividad para romper 
paradigmas e impulsar alternativas innovadores que constituyan un 



















La rapsodia como género programático a lo largo de la historia 
  
Las generalizaciones no pueden ser aceptadas en el 
campo artístico de la música, pues cada aspecto de la 
producción o creación que se dan en un momento 
histórico responde a las exigencias, cambios, y nuevas 
propuestas que los artistas experimentan. Estas 
manifestaciones han sido agrupadas en categorías 
denominadas géneros, que engloban piezas con similares 
características de estructuración musical. Es así que el 
género no está sujeto al tiempo  sino a elementos 
comunes. Uno de los géneros  de composición que se 
conoce en el mundo de la música es la Rapsodia, obra 
compuesta por varias partes, sin demasiada relación 
entre sí, con enlaces libres y cuya principal finalidad es la 
de ofrecer un efecto de brillantez en la interpretación. La 
rapsodia puede estar compuesta en dos partes, la primera 
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parte es lenta y dramática, mientras que la segunda tiene 
característica de rápida.  En el campo artístico y en 
especial en la música, la creación de una obra  constituye 
uno de los componentes con mayor desafío y 
gratificación para el artista, para lo cual es necesario 
poner en juego todas las habilidades como también 
conocimientos que fundamenten dicha creación. 
 
Para enmarcar esta investigación en un contexto teórico, 
se pretende abordar la rapsodia como género 
programático a lo largo de historia, exponer sus 
fundamentos de inicio, desde la primera rapsodia de la 
cultura helénica hasta nuestros días, específicamente en 
la música ecuatoriana.  
Es necesario utilizar la información obtenida del estudio 
sobre la evolución histórica de la rapsodia para 
sistematizar una propuesta pertinente, que se centre en el 
desarrollo de la música ecuatoriana y rescate el valor de 
los músicos y compositores, cuyo nivel artístico 
profesional ha trascendido fronteras.  Por esto, el 
presente trabajo propone escribir una rapsodia para 
orquesta sinfónica utilizando ritmos propios del Ecuador 
como el sanjuanito, yaraví y albazo, con el afán de 
aportar al patrimonio musical ecuatoriano. 
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1. FUNDAMENTOS DE INICIO 
 
El origen de la música se remonta a épocas muy antiguas en las 
que el hombre primitivo utilizó instrumentos rudimentarios con los 
que pretendían imitar el canto de aves o riachuelos.” Los 
instrumentos musicales más antiguos datan del paleolítico más de 
10000 años A.C., y son, principalmente, silbatos de huesos, palos, 
troncos ahuecados, y otros instrumentos que dan inicio a la música 
en los pueblos orientales como China, Egipto, la India o 
Mesopotamia, donde se desarrolla la música con carácter religioso.” 
En occidente apareció la música de manera tardía. En Grecia es 
donde encontramos mayor evidencia de su desarrollo, con las 
composiciones específicas dirigidas a los dioses del Olimpo como 
primeras manifestaciones. Los principales instrumentos utilizados en  
esta época fueron la lira, el arpa, la citara y la flauta. 
Posteriormente, en la época religiosa de la edad media, la música 
adquirió un papel dentro de las ceremonias y ritos de la iglesia, 
expresado en cantos y salmos para las celebraciones. En el 
renacimiento, la música profana hace su aparecimiento y 
paralelamente la música clásica o culta que se diferencia de la 
popular y que, en algunos países como Rusia, Hungría y países 
Balcanes, toma tintes folclóricos. 
La utilización de las notas musicales surge en el siglo XI, cuando el 
italiano Guido d´Arezzo  inicia este método trazando cuatro líneas, y 
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solo en el siglo XIII aparecerán la notas musicales, y el 
perfeccionamiento de la lectura e interpretación musical con notas. 
Paralelamente a la evolución de la tecnología para el bienestar del 
hombre, la música va desarrollando los instrumentos a partir de la 
voz, las maderas, cuerdas, teclados, percusión y finalmente con la 
aplicación de la tecnología hasta la creación de instrumentos 
sofisticados y modernos (Salvat, 2009: 34). 
Las épocas literarias también jugaron un papel en el desarrollo de la 
música,  especialmente en la época del romanticismo donde la 
música fue el principal elemento de la expresión literaria 
representando la exaltación de los sentimientos como el amor. 
Como manifiesta Claire Marie (2001) en su Historia de la Música, 
“Las ideas románticas cambiaran definitivamente la noción del 
intérprete y la del compositor”.  
“Debido a su genio creador con sus composiciones es capaz de 
penetrar en los grandes misterios del Universo. El lied y la melodía 
son formas poético- musicales muy antiguas que para el aficionado 
moderno aparecen inevitablemente asociados a los nombres de 
Schubert, Schumann, Fauré y Duparc, con quienes alcanzaron su 
más alta expresión” (Claire, 2001:67). 
En sentido horizontal, mediante el cual podemos sentir una 
sucesión de sonidos que forman una melodía, y en el sentido 
vertical, mediante el  cual escuchamos acordes los mismos que  la 
armonía se encarga de su estudio (Dionisio, 2002:37). En su libro 
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menciona la teoría completa de la música “Acorde, conjunto de 
sonidos dispuestos de forma preestablecida y escuchados 
simultáneamente.” 
 
2.  La primera rapsodia: Cultura helénica 
 
Como lo expresamos al inicio, la cultura helénica  ha jugado un 
papel muy importante para el desarrollo del pensamiento occidental, 
como ha sido también la cuna de la civilización y cultura que hoy 
conocemos como el mundo moderno. Dentro del campo de las 
letras, es importante reconocer que los pilares fundamentales son los 
escritos de la Ilíada y la Odisea, escritas por  Homero en el siglo VII  
A.C. quien marca, con sus dos obras cumbres, el inicio de la 
literatura mundial, dando origen a la poesía lírica. A partir de la lírica 
van surgiendo nuevas propuestas como el género de la poesía 
mélica, de carácter eminentemente lírico, dentro de la cual  se 
agrupaban las elegías, que eran acompañadas de una flauta y del 
yambo, y que tomaron el nombre del epigrama que se da una 
composición rápida o pequeña. “La elegía podía ser cantada por una 
sola persona o por un coro, este género es la antesala de la rapsodia 
tal como la conocemos hoy en día, y su origen más remoto es la 




3.  El Medioevo 
 
La literatura griega dio origen a nuevas formas de hacer poesía,  la 
literatura mundial tomó como base los aportes de esta cultura. Uno 
de los principales representantes de la transición entre estos dos 
momentos de la historia musical es Cornelio Galo,  quien unió la 
lirica griega con la tradición literario latina abriendo el camino a sus 
sucesores Tabulo, Propicio y al Propio Octavio. La decadencia del 
imperio romano, significó además la modificación del arte helénico 
(Vela, 1999).   
Otro de los elementos que jugó un papel importante en la evolución 
del pensamiento humano y sus manifestaciones culturales fue el 
aparecimiento del cristianismo, en sus diferentes expresiones, lo que 
generó un estilo de música con característica sacra, cambiando así el 
panorama épico que dio origen a la rapsodia griega. 
“El Medioevo se caracterizó por la dominación de la literatura 
cristiana. Comodiano, en los años 200 a 258, fue considerado el 
primer cristiano  poeta, autor de Carmen apologeticum adversus iudaeos et 
graecos” (Esparza,:67). 
En la época medieval, los cantares de la gesta se constituyen en la 
parte fundamental de la poesía medieval, de la cual se destaca como 
una de las obras más representativas El Cantar del Mío Cid. Los 
poemas cortesanos y el aparecimiento de los juglares crean una 
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nueva poesía cotidiana con elementos que crearían la rapsodia de la 
época. 
 
4. La modernidad europea 
 
Se abordará las siguientes épocas: renacimiento, barroco, 
clásico, romanticismo, neoclasicismo y post-romanticismo, 
nacionalismo e impresionismo. 
 
 4.1. Renacimiento 
 
En la línea del tiempo el renacimiento está ubicado a mediados del 
siglo XV. En esta época se producen un sinnúmero de hechos que 
generan cambios en el pensamiento, la literatura, la música y la 
política. Los principales hechos que caracterizan esta época son: 
• Los movimientos de la Reforma; 
• La caída de Constantinopla en manos de los turcos; 
• La Guerra de los cien años; 
• La aparición de la primera imprenta que es un ícono de la 
época; 
• Grandes descubrimientos geográficos; y, 
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• Desagregación  de las religiones. 
Estos  son acontecimientos que dejaron una huella profunda  en la 
conciencia y en el pensamiento de la población renacentista y que 
determinaron los fundamentos  en que se basaron los géneros 
artísticos.  
El  renacimiento musical tiene sus orígenes en la parte norte de 
Italia, donde los maestros florentinos impusieron su Ars nova, cuyo 
principal representante es Francisco Lindioso en el siglo XIV. Las 
obras musicales más importantes de la época son la fronttola, la 
balista y la cacica, y la que mayor  relación tiene con la rapsodia es la 
fronttola por tener un carácter popular con tintes pastoriles y 
amatorios (Carvajal, 2000).   
El renacimiento también afectó a los diferentes países de Europa. 
Así en España y en especial en  Barcelona, fue donde mayor 
impulso tuvieron las presentaciones de músicos; de este modo, 
encontramos que se producen ciertas variaciones en el sistema 
armónico y el flamenco. Willaert compone los primeros madrigales, 
canciones con mayor fantasía que sus antecesores. El compositor 
español Ernesto Halffter compone la Rapsodia Portuguesa. En 
1911, comienza sus estudios en el Colegio Alemán de Madrid; desde 
niño escribía pequeñas piezas para piano como El Cuco o Crepúsculos. 
En 1920 escribió cinco canciones sobre versos del poeta alemán 
Heinrich Heine. Paralelamente al renacimiento italiano, el español 
muestra su riqueza en las obras de Miguel de Cervantes, Lope de 
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Vega, Calderón de la Barca, imitando el pensamiento de la época 
que constituye uno de los aportes más significativos de la época, 
para las artes las letras y la música en cuanto a que sus versos son 
utilizados para producir obras teatrales y musicales.  
Otro país que presentó cambios en su música  fue Alemania,  donde 
se formó la llamada  escuela alemana  de música, la cual se dedicó a las 
composiciones corales, como producto de la influencia de Lutero. 
Los españoles asumieron su propia escuela  entre los que destacaron  
José Median y Luis Vásquez. 
Francia  es el país en el que encontramos un desarrollo musical 
renacentista más impetuoso y que aportará al género de la rapsodia, 
en la corte francesa se dio pie al desarrollo de la música clásica, y 
también aparecieron algunos tintes de rapsodias que resaltaban los  
pasajes de la vida cortesana como base para el desarrollo musical 
francés. 
Es importante resaltar,  como referente para este trabajo, que la 
música instrumental surgió a fines del siglos XVI con tres grandes 
representantes Orlando di Lasso, Palestrina y Victoria  que se 







4.2.   Barroco  
 
Sobre la base de las nuevas propuestas musicales que surgieron 
del renacimiento, aparecieron una serie de tendencias literarias, 
poéticas y musicales, que se relacionaron entre sí provocando una 
influencia recíproca. Esto desembocó en una contradictoria 
producción, dando como consecuencia un género denominando 
dramático. Esto se manifiesta en  una época de oscilación entre el 
terror a la muerte y el deseo de abandonar a la voluptuosidad de la 
vida. Uno de los principales representantes del Barroco fue Jacobo 
Bohme.  
Es importante resaltar que  en el periodo denominado barroco en el 
campo  musical se  dieron aportes a su desarrollo, así, como ejemplo 
tenemos que aunque el término “orquesta” tiene su origen en la 
palabra griega orchestra, la acepción de orquesta que conocemos 
actualmente surge en  el barroco europeo. 
 
4.3.  Clásico 
 
      Continuando con la evolución de la música nos ubicamos en 
entre 1717 y 1800,  cuando se gesta la idea de dar una nueva forma o 
estilo a la interpretación de la música en forma grupal, y es así como 
en algunas ciudades de Europa se inició una corriente de música 
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clásica, específicamente en Viena como una de las principales 
ciudades. Allí, se plasmó la sinfonía y el nuevo concepto de orquesta 
que permitió la interpretación de grandes obras como las de Mozart, 
en las que la técnica interpretativa y el mejoramiento de la 
producción musical marcaron la época. 
Podemos decir que la formación de la orquesta sinfónica  está 
dividida en dos momentos marcados por la obra de Beethoven, 
autor que saca del palacio a la música y la lleva al escenario. 
Paulatinamente se van introduciendo los instrumentos sobre la base 
de partituras, y se componen  piezas musicales en armonía y 
orquestación; de esta manera la participación activa de los 
instrumentos dirigidos por el clave, fue plasmada en un clasicismo 
que en el siglo XX ha seguido desarrollándose. 
El clasicismo constituye una etapa del pensamiento literario y 
artístico que tiene sus raíces en la imitación de lo antiguo, 
especialmente greco-romano, por lo que se opone al romanticismo. 
La idea principal que fundamenta el clasicismo es la belleza, la cual 
se manifiesta en la aplicación de las características o dones de la 
naturaleza como son la armonía, el equilibrio, la proporcionalidad, la 
simetría, la serenidad y la claridad. Estos elementos fueron 
incorporados a las obras musicales consideradas clásicas. Debemos 
considerar que el clasicismo es parte del movimiento histórico 
literario musical del renacimiento. Cuando nos referimos a una obra 
clásica es que se considera que superó el tiempo y tiene vigencia aun 
al pasar los siglos. Así en el campo musical aparecen  obras clásicas 
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o comúnmente conocidas como música clásica, el fundador de este 





Una de las épocas que mayor impacto ha tenido en el 
pensamiento artístico, no solo en el siglo pasado sino que perdura 
harta nuestros días, es el romanticismo, el cual surge en Europa 
como producto a las ideas neoclásicas y el pensamiento ilustrado. 
Este  pensamiento romántico, no pudo ser introducido en España 
sino hasta el año 1832, época en la que destacan José Zorrilla, 
Martínez de la Rosa, Ángel Saavedra: los que formaron la prosa 
romántica. El romanticismo no se manifestó de una forma pura, 
puesto que hubo algunas corrientes que impusieron su propia 
caracterización, como el costumbrismo, que tiene su origen a 
principio del siglo XVII, con Larra como uno de sus representantes.  
Uno de los principales representantes, que la historia de la literatura 
lo reconoce como pilar del romanticismo, es  Gustavo Adolfo 
Bécquer con sus veintiocho leyendas. 
“A fines de 1880  Maurice Ravel  escribió  la Rapsodia Española. Este 
compositor francés es un gran representante de la moderna escuela 
musical francesa, conocido universalmente por el Bolero. Sus obras, 
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no muy extensas y poco conocidas, hablan de un autor complejo, 
casi misterioso, que evitaba cualquier tipo de confesión en su 
música. Era un autor que concebía su arte como un precioso 
artificio, un recinto mágico y ficticio alejado de la realidad y las 
preocupaciones cotidianas. Stravinsky lo definió con acierto como 
«el más perfecto relojero de todos los compositores», y así hay que 
ver su música: como la obra de un artesano obsesionado por la 
perfección técnica y formal de su creación” (Hannar, 1980:27). 
Como vemos  en la música española encontramos  una influencia 
francés  que es propio de la época y  un fenómeno de toda Europa  
en este marco histórico encontramos a compositor Maurice Ravel, 
quien era  entonces, un músico conocido y apreciado, sobre todo 
gracias a su capacidad única para tratar el color instrumental, el 
timbre demostrando  sus cualidades interpretativas  especialmente  
en su producción destinada a la orquesta. También debemos resaltar 
la obra  sobre  La valse o su paradigmático Bolero, un auténtico 
ejercicio de virtuosismo orquestal cuyo interés reside en la forma en 
que Ravel combina los diferentes instrumentos, desde el sutil 
pianísimo del inicio hasta el fortísimo final. Su música de cámara y la 







4.5.   Neoclasicismo y Post-romanticismo 
Esta época tiene  proyecciones en el pensamiento universal del 
arte, y en el desarrollo histórico se enfrenta a corrientes que 
refuerzan a las que se encuentran ya en decadencia o que se 
redefinen con nuevos postulados. Así, el neoclasicismo sigue los 
postulados del período clásico, pero con mayor fortaleza de 
argumentos y abocando su producción en el momento histórico en 
que se está desarrollando. El principal teórico de esta corriente es 
Jonatán Winckelmann, entre los años 1790  y 1815, su principal 
papel en el pensamiento literario y arte del neoclasicismo estuvo en 
la transmisión de valores tanto estéticos  como éticos dando una 
base para  la futura corriente conocida con el nombre de Ilustración. 
De igual manera sucedió con el romanticismo, pues también 
desarrolló algunas manifestaciones posteriores con tintes 
románticos, que se plasmaron en las obras que hablaban de amor y 
ternura, entre los representantes de esta corriente tenemos a Sergei 
Vasíliyevich Rachmaninov (1873-1943) quien compuso su "Rapsodia 
sobre un tema de Paganini" en 1934. Para hacerlo, utilizó el tema del 
capricho Nº 24 de Niccolo Paganini, así como lo hicieron Liszt, 
Lutoslawsky, Brahms y otros tantos compositores. 
 
La pieza tuvo una inspiración bien fundamentada. Rachmaninov, el 
más grande virtuoso de su época, debió haberse sentido identificado 
con Paganini, el intérprete más grande de su era, ambos llevaban al 
límite en las exigencias de su arte, además de que los dos eran 
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exiliados. La rapsodia  inspiró la brillante personalidad de Paganini,  
Rachmaninov  y permitió llevar, más allá sus sentimientos de 
afinidad con el gran violinista. La Rapsodia se completó en 1934 y se 
estrenó en Noviembre de ese año con Sergei Vasíliyevich al piano, 
bajo la dirección de Leopold Stokowsky y la orquesta de Filadelfia. 
La pieza tuvo un gran y resonante éxito con el público casi 
instantáneamente, tal vez porque la variación Nº18 dio a la audiencia 
una romántica y apasionante melodía que recordar (probablemente, 
la variación 18 sea una de las piezas más sonadas de la historia).  
Pero la Rapsodia como un todo fue rápidamente elogiada por la 
crítica y reconocida como uno de los conciertos para piano mejor 
escritos del siglo. Rachmaninov  fue solo el primero de una larga 
lista de intérpretes que añadieron la Rapsodia a su repertorio, 
aunque encontraba en  los retos técnicos de la pieza todo un desafío. 
Al final de su carrera como concertista, Rachmaninov admitía tomar 
invariablemente una copa de crème de menthe antes de cada 
presentación de la Rapsodia para ayudarse a interpretar los pasajes 
más difíciles. 
Uno de los mejores representantes del pos romanticismo, fue Franz 
Liszt de origen húngaro, compositor de las  Rapsodias Húngaras, 
quien tomó el término Rapsodia para denominar sus composiciones, 
en las cuales había trabajado en un nuevo carácter, un uso más 
técnico y riguroso del piano y de la notación musical. Es un 
conjunto de 19 obras para piano, que tienen su base en la música 
tradicional de Hungría. “Vivió desde 1811 hasta 1886, y fue 
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reconocido mundialmente como un genial compositor y pianista. Su 
vida constituye una de las novelas más apasionantes de la historia de 
la música. Virtuoso sin par, durante toda su trayectoria vital, y sobre 
todo durante su juventud, se rodeó de una aureola de artista genial, 
violentamente escindido entre el arrebato místico y el éxtasis 
demoníaco” (Bollob, 1978:45). 
 
4.6.  El Nacionalismo 
 
La idea de patria como una síntesis de la identidad nacional tuvo 
sus orígenes en la poesía y literatura de los países bajos, 
especialmente en Escandinavia, y fue concebida como una solida 
tradición cívica, el nacionalismo se traduce en la escritura de las 
tradiciones, los cantares de los hechos sobresalientes de la época y la 
trasmisión de la literatura oral de un pueblo. De la misma manera, 
en el nacionalismo musical los compositores utilizan elementos 
propios de su folklor. 
Es importante enfatizar, en que la Rapsodia es una forma que 
está vinculada al nacionalismo musical, desde el romanticismo 
europeo, pasando por el impresionismo, hasta el nacionalismo en 
Norteamérica y Latinoamérica. Los compositores que han 
desarrollado la Rapsodia vieron la necesidad de llevar al plano 
académico y virtuosista la música folklórica de sus países. Algunas 
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composiciones de carácter nacionalista: Rapsodias Húngaras, Franz 
Liszt; Rapsodia Ukranianas, Sergei Lyapunov; Rapsodia Rumana, 
George Enescu; Rapsodia de Gales, Edward German; Rapsodia 
Española, Maurice Ravel; Rapsodia Argentina, Ernesto Lecuona; 
Rapsodia Llanera, Juan Vicente Torralba; Rapsodias Ecuatorianas, 
Luis Humberto Salgado; Rapsodia Latinoamericana, Manuel 
Enríquez; Rapsodia Mexicana, Manuel Ponce y Rapsodia en Blue de 
George Gershwin, entre otros. 
 
 4.7. El Impresionismo 
 
Surge en 1870 cuando los artistas, especialmente los plásticos, 
buscaron salir  de sus talleres para encontrar a la naturaleza en su 
plenitud, tomando  el color como manifestación de esplendor  y 
brillantez. Esta corriente solo se consolidó a mediados del siglo 
XIX, con una propuesta de abandonar el claro oscuro.” El 
impresionismo en la música se visualiza en las obras que representa 
a la naturaleza, a la época histórica y que relata la vida diaria tal 
como es” (Claire, 2001: 78). 
5. El nacionalismo latinoamericano 
 
La idea de nacionalismo surge en su mayor expresión en Europa 
y particularmente en Alemania en la cual se llevó esta idea al 
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extremo de fomentar el repudio a otras nacionalidades. Con la 
conquista española se trasladaron los conceptos de colonialismo y 
dependencia, pero con los movimientos libertarios se estructuraron 
los nuevos países, los cuales asumieron un nacionalismo arraigado 
en las tradiciones del arte y música, donde la identidad social de cada 
país se expresó en diferentes manifestaciones, ya sea en sus 
símbolos, en sus danzas o en sus canciones.  
“El compositor mexicano Manuel María Ponce (1882-1948) escribió 
la Rapsodia Cubana para piano Nº 1. Ponce es también conocido por 
ser el autor de la canción Estrellita, tan célebre en todo el mundo, y 
que es considerada una melodía popular. M. Ponce ocupa un lugar 
de especial importancia dentro del panorama musical mexicano. 
Antes de la irrupción de Carlos Chávez y Silvestre Revueltas, fue 
uno de los primeros en cultivar, en México, un estilo de 
composición moderno, independiente del folclorismo colorista, 
resultado de sus años de aprendizaje en París. Por otro lado también 
presenta un Concierto para violín y orquesta, los Tres bocetos sinfónicos 
Chapultepec y numerosas piezas para guitarra como Folías de España. 
Veinte variaciones y fugas son algunas de sus obras más 
representativas” (Hannar,  1980: 67). 
6. La música en el Ecuador 
 
      Cuando hablamos de la música ecuatoriana, encontramos que su 
desarrollo es parte de la cultura del país. De igual manera que en el 
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ámbito socio económico e histórico, la música ha pasado esta 
evolución ya que refleja las diferentes épocas. Así los orígenes de 
este arte los encontramos en el período pre-colombino en el que la 
música se utilizaba en ceremonias religiosas. Los colonizadores 
encontraron instrumentos básicos como el tambor, el pingullo, y 
con la colonia se introdujeron instrumentos de  Europa como las 
cuerdas y metales, aumentando la diversidad musical aunque sus 
intérpretes intentaron mantener la música tradicional acomodándola 
a los nuevos ritmos, también se mantuvo la proyección mística y 
ceremonial puesto que las festividades de los pueblos conquistados 
se mantuvieron en su esencia y época, como la del solsticio, que se 
cambió a la de Corpus Cristi, dándole un nuevo enfoque cristiano a 
las fiestas del Sol. Los ritmos que se desarrollan en la república y en 
la época contemporánea, son el pasillo, el pasacalle, el sanjuanito, el 
aire típico el albazo, el yaraví, la tonada entre otros ritmos, que son 
el ancestro cultural de nuestra identificación musical. 
Lastimosamente nada o poco se ha realizado por parte de  los 
organismos gubernamentales o instituciones encargadas del 
desarrollo cultural para introducir en la juventud actual el gusto y 
apreciación musical de nuestra Patria. El Ministerio de Educación 
con los programas de música en las escuelas no se enfoca ni 
fortalece la relación con nuestra realidad musical. 
 “La sociedad ecuatoriana se encuentra inmersa de enriquecimientos 
constantes porque está en un mundo globalizado, lo que obliga a 
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asumir nuevas formas de vida, lenguajes y símbolos que permitan 
integrarse en forma directa al desarrollo cultura (Pedro, 2002: 67). 
Es necesario integrar las nuevas generaciones a las ofertas 
consumistas, el hombre no es una isla, de cualquier modo debe 
involucrarse en los cambios. De la misma manera los aspectos 
culturales y sociales deben tener el dinamismo para que sean 
asimilados por las nuevas generaciones dentro de los escenarios de 
la tradición y el pasado de una geopolítica dinámica  e histórica que 
debe ser enriquecida constantemente, caso contrario desaparecerá. 
Para mejorar el campo educativo musical es necesario tomar en 
cuenta lo que manifiesta el profesor Gonzalo Bustos Monteros: “El 
cultivo de las destrezas y las habilidades es la tarea dura y a la vez 
hermosa del maestro al llevar al niño a la experiencia de escuchar 
bien, despertar el amor por el sonido de producir las más bellas 
canciones del lugar y de otras regiones, desarrollar la memoria 
auditiva, recurrir a la imaginación para crear nuevos temas e 
improvisar copiando lo que su imaginación le presente” 
(Pentagrama Nacional Ecuatoriano, 2008:89). 
Para que la música ecuatoriana se mantenga en el gusto de la 
población, debe buscar alternativas de producción, que sin perder la 
esencia cultural y su rica tradición debe asumir nuevos matices y 
nuevas proyecciones acordes a la época, los gustos y necesidades 




6.1.  El Nacionalismo Ecuatoriano 
 
El nacionalismo ecuatoriano corresponde a los momentos 
históricos en que aparece el liberalismo y la revolución de Eloy 
Alfaro, hechos que marcan un  hito en el pensamiento del pueblo y 
que se proyectan también en la música. Se pueden reconocer dos 
tendencias nacionalistas de esa época liberal. Por un lado, la que se 
inicia en las aulas del refundado Conservatorio de música liderado 
por el italiano Domingo Brescia, (ejerciendo incidencia en el estilo 
compositivo de Francisco Salgado y Segundo Luis Moreno); y, por 
otro lado el grupo representado por los primeros compositores 
nacionalistas de la época: el autodidactica Sixto María Durán y Pedro 
Pablo Traversari, quien realizó estudios fuera del país. 
Este movimiento creó una segunda generación que asume la  técnica 
europea, pero que la adecúa al indigenismo hispano. Las principales 
técnicas fueron el atonalismo, dodecafonismo y ultramodernismo, y 
como representantes principales de esta época tenemos a José 
Ignacio Canelos, Juan Pablo Muñoz Zans, Belisario Peña Ponce y 
Luis Humberto Salgado. Con referencia a este compositor, en 1947 
compuso la Rapsodia No. 3 para piano en la que utiliza ritmos de 
danzante, aire típico y sanjuanito, temas que se amalgaman mediante 
transiciones armónicas. Posteriormente se incluyen en estas líneas 
nacionalistas a Ángel Homero Jiménez, Corsino Durán, Enrique 
Espín Yépez y Gerardo Guevara, entre otros. 
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El nacionalismo se refuerza  especialmente con Moreno, quien 
propone temas indígenas y los convierte en composiciones de 
mucha valía musical. Uno de los que más desarrollo esta forma de 
música fue Pedro Pablo Traversari que impulsó el microtonalismo 
en la  música indígena.  
El desarrollo de la tecnología aplicada a la música como cintas 
magnetofónicas, videoanimación, sintetizadores, computadores,  
modificó la producción de las nuevas generaciones de compositores; 
entre los nuevos compositores mencionamos a Mesías Maiguashca, 
Milton Estévez, Arturo Rodas, Diego Luzuriaga. 
Entre los músicos de la generación más reciente tenemos a Julio 
Bueno, Pablo Freire, Leonardo Cárdenas, Marcelo Beltrán, César 
Santos, Julián Pontón, Willams Panchi, Marcelo Ruano y Eduardo 
Flores, entre otros, continuadores del movimiento nacionalista, así 
como otras estéticas compositivas.  
 
6.2.  Los Ritmos Ecuatorianos 
 
La música ecuatoriana y sus ritmos se encuentran conectados con 
sus orígenes tanto pre-colombinos como con las raíces de los demás 
pueblos americanos, especialmente de Bolivia, Perú y Colombia, 
donde se han dado similares manifestaciones culturales musicales 
aunque con su propia identidad nacional. 
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La cultura, la tradición y las costumbres unidas a las ceremonias 
religiosas son el frente de los ritmos que en la actualidad la música 
ecuatoriana maneja y proyecta como parte de su herencia folklórica, 
el conjunto de géneros musicales que han resultado de la fusión de 
costumbres indígenas, afro y mestiza ha permitido la diversidad 
musical de nuestro Ecuador pluricultural. Como manifiesta Moreno 
(1996), es considerado el ritmo nacional del Ecuador, ritmo alegre y 
melodía melancólica, de origen precolombinos, según los 
musicólogos es una combinación única que denota el sentimiento 
del indígena ecuatoriano. Dentro de nuestra cultura musical es 
importante rescatar este legado que heredamos, difundiéndolo y 
valorándolo para fortalecer nuestra  identidad ecuatoriana.  
 
6.2.1. El Sanjuanito 
 
  En la música ecuatoriana y tal vez dentro de la tradición de 
nuestros pueblos, el sanjuanito ocupa un lugar primordial en el 
gusto tanto de la interpretación como para escucharlo, el sanjuanito 
es un género musical ecuatoriano que en sus orígenes lo localizamos 
entre los  indígenas y el grupo humano de los  mestizos. También  lo 
encontramos en la época precolombina, considerado como un ritmo 
alegre y melodía melancólica se constituye como parte de la 
identidad nacional del Ecuador y se ejecuta en festividades de 
comunidades mestizas e indígenas de nuestro país. 
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Una de las varias versiones respecto al origen de su nombre, según 
el musicólogo ecuatoriano Segundo Luis Moreno, es que se debió a 
que se danzaba durante el día que coincidía con el natalicio de San 
Juan Bautista, fiesta establecida por los españoles el 24 de junio, 
pero que coincidía también con los rituales indígenas del Inti Raymi 
(ceremonia religiosa andina en honor al dios Sol, realizada cada 
solsticio de invierno en los Andes). 
Las primeras muestras que se conocen de este ritmo fueron 
interpretadas por el artista ecuatoriano Juan Agustín Guerrero Toro, 
y se publicaron en 1983. A las canciones de raíz indígena, ejecutada 
con los instrumentos tradicionales de la música andina como el 
rondador, el pingullo, bandolín y dulzainas, en la provincia de 
Imbabura, se las conocen como sanjuanes, pero cuando el género se 
extendió a nivel nacional, y en la cultura mestiza se lo comenzó a 
llamar sanjuanito (Moreno, 2003). 
Para los pueblos indígenas bailar el sanjuanito tiene un significado 
de unidad, sentimiento, identidad y relación con la madre tierra 
(Pacha mama). Para el mestizo, el sanjuanito es una expresión de 
alegría e identidad nacional. Actualmente el sanjuanito, forma parte 
del repertorio de fiestas populares así como de reuniones sociales en 
todo el país. En relación con la forma y vestimenta que se utiliza 
para el baile del sanjuanito tenemos que para su danza se utiliza el 
vestuario rojo de la comunidad del Natabue en la provincia 
de Imbabura. Parte del vestuario son las alpargatas blancas, collares 
y sombreros de varios colores.  
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6.2.2.  Ejemplos:  
a) Sanjuanito tradicional (Análisis)  
El sanjuanito está escrito en compas  de 2/4 en tonalidad menor.  
Tema: Latacunga Querida 
Autor: Willams Panchi Culqui   
Estribillo: Fragmento propuesto sobre un pasaje armónico de quintas 
Primera parte: El tema A  está basada en dos frases contrastantes  
sobre los enlaces armónicos i- III-  VI-  V- i. en la tonalidad de re 
menor.  
Segunda parte: El tema B compuesto por una frase de ocho compases 
en la tonalidad de Sol menor, complementando el período con dos 
frases del tema A. 
Tercera parte: El tema C organizada por dos frases, la primera, inicia 
en la tonalidad original, luego plantea modulaciones a Sol menor y 





















b) Sanjuanito académico (Análisis) 
 
Compositores académicos han escrito ritmos ecuatorianos  con el 
propósito de realizar aportes a la música nacional.  
 
Tema: Fabiolita (sanjuanito para flauta y piano)  
Autor: Willams Panchi Culqui  
 
Introducción: Melodía cantábile en tempo lento, estructurada sobre el 
motivo principal de la obra, mediante modulaciones se direcciona a 
la tonalidad de Mi menor para luego retornar a La menor. 
Andante: Organizado asimétricamente de tres frases, hay  la  
presentación del motivo principal (Tema A) en el piano en la 
tonalidad de La menor que  se direcciona a Re menor para luego 
retornar a La menor. Repite esta sección  la flauta con el 
acompañamiento del piano. 
 
Puente: Esta sección prepara la presencia del tema B. 
Tema B: Mediante este motivo se genera una ampliación o desarrollo 




Tema C: Se presenta en la tonalidad de Si menor, para luego 
mediante cadencias llegar a la tonalidad original y consecuentemente 
sugerir una reexposición. 
Coda: Para culminar la obra esta sección  presenta elementos 
rítmicos, melódicos y armónicos utilizados en la composición, 
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    6.2.3. Yaraví 
      En el pentagrama musical ecuatoriano, existen variadas 
cantidades de ritmos que reflejan los diferentes estilos que los 
pueblos utilizaron para manifestar su arte, siempre en relación a la 
evolución histórica y social de los grupos humanos. 
“Una de las características de la música tradicional ecuatoriana, 
radica en su conexión con las vivencias diarias es así que en la época 
del incario surge este ritmo en los países actuales andinos de Perú y 
Bolivia, y que con la conquista de los Incas al actual Ecuador, fue 
asimilándose para utilizarlo en los funerales y en las expresiones de 
amor distante o perdido, lo que le da un sentido melancólico y de 
lamento” (Bustos, 2011: 101). 
Desde el punto de vista musical ha evolucionado a partir del siglo 
pasado,  donde un ritmo alcanza una modalidad romántica,  la quena 
y la flauta son los instrumentos más usados para su interpretación. 
En el siglo XIX y comienzos del XX, el yaraví solía ser escrito en 
compás de 3/4, sin embargo en nuestro tiempo su registro se hace 
en 6/8; su movimiento suele ser lento y se caracteriza porque su 
discurso musical se mueve dentro de esquemas pentafónicos y con 
intencionalidad dramática. Algunos yaravíes, como para quitarles lo 
grave de su contenido, solían terminar también en otro género como  
la tonada.  
El yaraví “Puñales” fue grabado por el Dúo Benítez Ortiz a fines de 
1939 y distribuido a principios de los años 40’s en su primer 
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registro. Se lo atribuye en su música y texto a Ulpiano Benítez Enda-
ra 1969. Sin embargo, el presente registro corresponde al realizado 
por Emory Cook norteamericano que grabó en una presentación al 
Dúo Benítez Valencia en la Embajada norteamericana de Quito en 
el año de 1958. 
El título no tiene ninguna connotación  directa con el texto de la 
canción, sin embargo existe aquel vínculo de dolor, como la herida 
de un puñal, existen otros yaravíes con títulos afines: El puñal y Siete 
puñales. 
Partitura de Puñales (yaraví) / Ulpiano Benítez. Transcripción 
melodía: César Santos. Adaptación piano: Fidel Pablo Guerrero.  
 
a)  Yaraví tradicional (Análisis)   
Tema: Puñales 
Autor: Ulpiano Benítez  
Estribillo: fragmento que utiliza el pie rítmico del yaraví que se realiza 
en el primer grado 
Primera parte: El tema A se construye  sobre los enlaces armónicos   
VI- III- V- i-.  
Segunda parte: presenta el tema B contrastante construido sobre 
grados III- VI- V- i. 
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Tercera parte: Hay la presencia de un albazo ritmo alegre que 




















b)  Yaraví académico (Análisis) 
Tema: “Escapulario”, yaraví para orquesta sinfónica. Primer premio 
Concurso “Primera Bienal de la Música Ecuatoriana”, Fundación 
Guayasamin, 1998 
Autor: Wilson Orlando Haro López 
Obra: Donde se muestra el pie rítmico tradicional de yaraví, 
presentación del tema para luego mostrar la primera variación serial 
del tema en sus partes estructural de los componentes del motivo 


















      Otro de los ritmos importantes de la música ecuatoriana 
especialmente de la zona de la Sierra Andina es el albazo, que por 
sus características de alegría y ritmo contagioso, es muy utilizado en  
presentaciones  como también en reuniones familiares. El albazo es 
un género de la música popular ecuatoriana, que normalmente es 
interpretada por bandas de músicos o por la guitarra. Tiene su 
nombre por ser interpretado al amanecer o iniciado las fiestas de los 
pueblos, ya que la banda recorre las calles durante el alba de ahí su 
nombre que deriva de alborada. 
“En el Ecuador el albazo tiene diferentes manifestaciones 
dependiendo de la provincia en que se lo interprete, en unas se lo 
acompaña con licor, chicha o canelazos, en otra sirve de marco 
musical para la presentación de grupos folclóricos, danzan y hacen 
coreografías como el baile de la cinta, la caza del venda los caporales 
o pases del chagra  según la fiesta que se celebre en la región” 
(Guerrero, 1983: 77). 
 
a)  Albazo tradicional (Análisis) 
 
Tema: Morena la ingratitud 
Autor: Jorge Araujo Chiriboga  
Estribillo: Segmento que presenta el ritmo característico de albazo, 
escrito en el primer grado. 
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Primera parte: El tema A se desarrolla sobre los enlaces armónicos i- 
III- V- i.  de la tonalidad de La menor.  
 Segunda parte: El tema B contrastante se presenta en el V grado de la 




















b)  Albazo académico (Análisis) 
Composición que ganó el II Premio en la Primera Bienal de la 
Música Ecuatoriana organizada por la Fundación Guayasamín. El 
ritmo tradicional albazo es ampliado y desarrollado hasta lograr una 
compleja y virtuosa forma sonata para orquesta sinfónica completa. 
Rememora las fiestas populares que muestran las chamizas, la vaca 
loca acompañada del pito-tambor, seguidas de comparsas y juegos 
pirotécnicos.  
Tema: Angélica, Albazo-Obertura para Orquesta Sinfónica  
Autor: Willams Panchi Culqui.                                         
Introducción: Tema festivo que evoca al amanecer del campo, que dará 





Exposición: Compás 8 inicia como un estribillo preparando el 








Desarrollo: El tema es ampliado mediante modulaciones y la 
presencia de varias texturas tímbricas. 
Reexposición: Tema C se realiza un pequeño desarrollo motivico 
modulante: re menor, sol menor y Fa mayor, culminando esta 
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Coda: Está realizada sobre el tema C utilizando elementos 




























RAPSODIA ECUATORIANA PARA ORQUESTA 
SINFÓNICA  
DE WILLAMS PANCHI CULQUI:  
UN ACERCAMIENTO A SU CONCEPCIÓN.  
  
 
El desarrollo de la obra  es producto de vivencias, 
experiencias y conocimiento académico adquiridos al 
paso de las diferentes etapas de formación. La 
composición de una obra, en cualquier género, se 
convierte en la manifestación sublime de la creatividad y 
del pensamiento. En el campo musical se manifiesta 
artísticamente, en  forma rítmica, la espiritualidad, los 
sentimientos, el valor y la grandiosidad del ingenio 
humano, que se conjuga con los recursos técnicos y 
académicos para llegar a la realización del compositor, la 
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cual se encuentra plasmada en una obra. Esta obra es un 
medio idóneo para comunicarse de forma universal. 
 
 
1. ESBOZO BIOGRÁFICO DEL AUTOR 
 
Willams Panchi nace en Latacunga 1964. En su infancia inicia las 
clases musicales con su padre Roberto Panchi Martínez. 
Posteriormente realiza  estudios en el Conservatorio de Música de 
Pujilí y Quito-CNMQ. Concluye el programa de Composición en el 
Departamento de Investigación, Creación y Difusión Musical del 
Ecuador-DIC del CNMQ con Milton Estévez. Obtiene la 
Licenciatura Musical con mención en Composición U. Central-
CNM. Es máster en Docencia Universitaria y Administración 
Educativa  de la Universidad Indoamérica. Actualmente es egresado 
de la maestría en Pedagogía e Investigación Musical en la 
Universidad de Cuenca - PUCE. 
En calidad de becario, realiza  estudios en las universidades de: 
Louisville (Kentucky), Indiana (Bloomington), Atlantic Center for 
the Arts. (New Smyrna Beach). USA, Manitoba (Winnipeg) Canadá, 
Centro para la Difusión de la Música Contemporánea (Madrid) 
España. 
Entre sus maestros constan: Wilfrido García, Gerardo Guevara, 
Milton Estévez, Álvaro Manzano, Mesías Maiguashca, Julio Bueno, 
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Steve Rouse, Anne M. de Zeenw, Jamey Aebersold, Dale J. Lonis, 
Fraser Linklater, Adolfo Núñez, Mario Lavista,  Peter Wordelman y 
Luis María Gavilanes. 
Ha recibido varias distinciones: Primer Premio Concurso Nacional 
de Composición “Luis Alberto Valencia”  Municipio de Quito 
(1987,1990,1992); Primer Premio Concurso Nacional de 
Composición  Elaborada “Sixto María Durán” Municipio de Quito 
(1989,1996); Segundo Premio Concurso Nacional de Composición 
“Luis A. Valencia” M.Q. (1987,1989); Segundo Premio Único 
Concurso Nacional de Composición Elaborada “Sixto M. Durán” 
M.Q. (1991); Primer Premio Himno al Colegio de Música César 
Viera (1990); Primer Premio Concurso de Música Contemporánea 
CNM (1991); Primer Premio Concurso de Oberturas Casa de la 
Cultura Ecuatoriana “Benjamín Carrión” (1991); Primer Premio 
Concurso Internacional Taller “Music and Words” Indiana 
University, Bloomington USA (1994); Beca Sister Cities in Music 
Theory and Composition U. of  Louisville, Kentucky USA (1994-
1995); Primer Premio Concurso de Música Ecuatoriana “Profesores 
del Conservatorio Nacional de Música” (1996); Segundo Premio 
Primera Bienal de Música Ecuatoriana “Fundación Guayasamín” 
(1998).  
Se ha desempeñado como catedrático en el Conservatorio Superior 
Nacional de Música, en el que  fue  Director Académico y Director 
Ejecutivo (e), Conservatorio Franz Liszt, Sociedad Filarmónica de 
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Quito, Fundación Zaldumbide Rosales, Fundación Orquesta 
Sinfónica Juvenil del Ecuador-FOSJE, Fundación Brass Band del 
Ecuador, Colegio Americano de Quito-Docente y Director de la 
Banda Sinfónica, Director de la Banda Municipal del Distrito 
Metropolitano de Quito, Universidad Indoamerica, Universidad 
Católica del Ecuador-PUCE, Compositor-Arreglista de la Banda 
Sinfónica Metropolitana de Quito, Orquesta Sinfónica Nacional del 
Ecuador-OSNE, Director-Fundador del Instituto de Música y Artes 
“Antonio Vivaldi”-San Rafael, Administrativo-Fundador del Colegio 
San Marino, actualmente Coordinador del Sistema de las Músicas 
del Ecuador-SIME en el  Ministerio de Cultura. 
 
2. CATÁLOGO COMPOSITIVO 
 
Obra musical juega un papel histórico, ya que responde al 
momento en que se escribió. Se constituye en un referente del 
pensamiento social e individual, pues es una manifestación de la 
identidad de un pueblo y si tomamos toda la producción de un país, 
estamos haciendo un compendio de sus manifestaciones artísticas 
que refleja la idiosincrasia de la sociedad a la que representa. Las  
obras musicales son el resumen de la preparación y gravativas de los 




2.2.1.  Orquesta 
 
La música tiene varias formas de manifestaciones que van 
desde el nivel popular de fácil acceso e interpretación hasta niveles 
más complejos y  sofisticados como la  música orquestal. 
Este formato musical  no requiere del virtuosismo individual, sino 
del sincronismo de todos los miembros del grupo, que concluyen en 
una producción artística armónica que es el fundamento de la 
misma. 
• Tiempos para Meditar (para orquesta y electroacústica, 
1989-1990). Primer premio, concurso jóvenes compositores 
contemporáneos, Conservatorio Nacional de Música-Quito 
(CNM). Estreno por la Orquesta Sinfónica Nacional del 
Ecuador (OSNE). Director: Claudio Tarris, 1991. 
• Obertura Equinoccial (1991). Primer premio, concurso 
nacional de composición musical modalidad oberturas, Casa 
de la Cultura Ecuatoriana “Benjamín Carrión”. Estreno por la 
OSNE. Director: Álvaro Manzano, 1992. 
• Tin Ton Campanon (teatro musical para orquesta, dos 
directores y T.T.C solista, 1993). Primer premio, concurso de 
música académica “Sixto María Durán” Municipio de Quito 
1997. 
• “Angélica” Albazo-Obertura (1997). Segundo premio, 
Concurso Fundación Guayasamin “I Bienal de la Música 
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Ecuatoriana”. Grabación CD en la Enciclopedia de la Música 
Ecuatoriana vol. II (Pablo Guerrero), primera presentación  
por la OSNE. Director: Álvaro Manzano, 1998.  
 
2.2.2. Banda sinfónica 
 
El acoplamiento de los diferentes instrumentos, tanto de viento 
como pocos de cuerda y percusión, constituye un desafío para 
quienes pretenden manifestar el arte musical a través de una banda 
sinfónica.  Aunque tiene menor número de integrantes que la 
orquesta sinfónica, la banda sinfónica  alcanza una calidad de 
interpretación que satisface  la exigencia del público.    
• Ecuador, Marcha Militar (1991). 
• Fugadito (1992). Primer premio, concurso de música 
académica “Sixto María Durán”, Municipio de Quito. Estreno 
por la Banda Sinfónica de Quito. Director: José Ángel Pérez 
Puente, 1994. 
• Elegía a la Muerte de Atahualpa (octeto de vientos: fl, ob, 
cl, fg, cr, tp, tb y tba; coro; dos percusionistas, 1993). Estreno 
Universidad de   Indiana  (Bloomington). Directora: Tina 
Bakowshy, USA, 1994. 
• Himno al Colegio “Juan León Mera” (2005), Quito. 
Arreglos y dirección musical en la grabación de la obra. 
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2.2.3. Música de cámara 
 
La   música de cámara es la modalidad que más se ha desarrollado 
en nuestro medio, por su versatilidad  en la interpretación  y  
presencia de diferentes familias instrumentales. El número de 
intérpretes puede ser de dos a veinte. 
• Secuencias (Cuarteto de cuerdas, 1985-1987) 
• Sonata para quinteto de cuerdas (tres movimientos, 1988). 
Segundo premio único. Concurso de música elaborada “Sixto 
María Durán”, Municipio de Quito, 1991. Estreno por 
MUSICAVIVA. Director: Milton Estévez. 1989. 
• Memorias para tres guitarras (2000). Primera presentación 
Festival de Música Contemporánea CNM. Director: René 
Zambrano. 
• Ibarayarab (yaraví para clarinete Bb y piano, 1996). 
• Trío para violín, cello y piano (Introducción, Rondo, 
Adagio, 1994). Primera presentación por Carlos Tarazona, 
Thomas Hoppe y Paulina Alemán en la Universidad de 
Louisville USA. 
• San Francisco (para cuarteto de cuerdas, 1996). New Smyrna 
Beach USA. 
• Enotirt (para flauta, 1994). Primera presentación por  Dietrich 
Kilian Kubala Universidad de Louisville USA. 
62 
 
• Fabiolita (sanjuanito para flauta y piano, 1990). Primer 
premio concurso nacional “Luis Alberto Valencia”, Municipio 
de Quito, 1990. Grabado en álbum Música de Quito L.P. por 
Luciano Carrera y Patricio Álvarez (flauta y piano). Municipio 
de Quito, 1992.  
2.2.4. Piano 
 
Al piano se lo considera como uno de los inventos más versátiles 
y admirados en el campo musical por su claridad y funcionalidad. 
Puede ser usado para casi toda clase de repertorios. El  pianista  
debe tener  un alto nivel técnico de ejecución para obtener de este 
bello instrumento la mejor sonoridad y sensibilidad en  su 
interpretación. 
• Fiesta ecuatoriana (albazo para Piano, 2010). 
• Marilyn (sanjuanito para piano, 2001). Primera presentación 
por María Giesbrecht. 
• ACA-Atlantic Center for Arts (para piano, 1996). Primera 
presentación por Willams Panchi Culqui, New Smyrna Beach, 
USA.  
• Himno al Colegio “Liceo Policial” (Quito, 1996). 
• Galería de danzas ecuatorianas (albazos, tonadas, 
pasacalles, yaravíes, entre otros, 1996). 
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• “WOLF”, Fantasía para piano (Allegro, Moderato, Molto 
Vivo, 1995). Primera presentación por Thomas Hoppe. 
Universidad de Louisville USA. 
• Ensueños (sanjuanito, 1985). Primer premio concurso 
nacional  de música popular “Luis Alberto Valencia” 
Municipio de Quito. 
• Andanzas (pasillo, 1985). Segundo premio concurso nacional 
de música popular “Luis Alberto Valencia” Municipio de 
Quito. 




La  música tiene varias formas de manifestación. Una de ellas es 
la que se ejecuta con los instrumentos o se interpreta vocalmente.  
Esta forma  de hacer música requiere una educación  desde los 
primeros años de vida del intérprete, ya que, además de disponer de 
una base fisiológica de las cuerdas vocales y la capacidad pulmonar, 
requiere de técnica, afinación y mucha expresión en la 
interpretación, que permita representar  oralmente la obra en 




La interpretación vocal es una virtud y la canción es el medio que 
permite al vocalista dar un tinte personal de interpretación. 
Actualmente, el cantante de cualquier estilo tiene una gran 
aceptación en el público. No obstante, es importante diferenciar la 
interpretación vocal  popular de la clásica o de concierto. 
El arte de la interpretación vocal también es utilizado para el relato o 
la obra literaria. Esta manifestación es la ópera,  para lo cual se 
requiere un nivel técnico de calidad interpretativa muy alta. 
• HIMNO al Colegio César Viera, (canto y piano, 1990). 
Primer premio concurso de Himnos, Latacunga-Cotopaxi.  
• Latacunga Querida (sanjuanito para canto y piano, 2007). 
Letra: Fabiolita Panchi. Primera presentación Banda Municipal 
2008. Director:     Willams Panchi, Casa de la Música.   
• Tú Boca (pasillo para canto y piano, 2006). Letra: Félix 
Valencia. Primera presentación versión instrumental por la 
Banda Municipal del Distrito Metropolitano de Quito, 
2008.Director: Willams Panchi, Casa de la Música.  
• Quejas (pasillo para canto y piano, 1995). Dedicado al amigo 
Raúl Garzón. Primera presentación: Festival  Internacional del 
Pasillo, por Edwin y Willams  Panchi.  
• Loa de canillita (Los pequeños amigos, 1994). Letra: Miguel 
Ramos. Proyecto QUITO METROPOLITANO-UNICEF 
(cassette y folleto). 
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• Marimba (Los pequeños amigos, 1994). Letra: Lady 
Ballesteros. Solistas: Viviana Panchi, Rossana Miranda, Edith 
Ortega y Juan Carlos Panchi. Percusión: Roberto Panchi, 
Piano: Willams Panchi y Voz de Evaristo: Hernán Cevallos. 
Proyecto QUITO METROPOLITANO-UNICEF (cassette y 
folleto). 
• Canto Eterno-Madre Mía (pasillo para canto y piano, 1987). 




Toda obra musical escrita e integrada no se limita a su esencia. 
En la expresión artística musical,  podemos aprovechar los 
diferentes matices que presenta una obra, la cual puede ser 
arreglada, de  tal manera, que permita resaltar algunos elementos 
de su composición o relacionarlos con otros temas para producir 
efectos de relación armónica,  que permitan valorar y apreciar de 
mejor manera su riqueza musical. Este es el principal objetivo del 
arreglista, el cual debe tener una formación académica versátil y  
respetar los códigos del autor.  
• Burrito Sabanero, El Tamborilero (arreglo orquestal CNM, 
1998). Grabación CD “Desde los Andes al Mundo” CNM 
de Quito, Volumen-1 1998. Orquesta y Coro del 
Conservatorio Nacional de Música (CNM).  
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• Atahualpa (yumbo-arreglo y dirección musical, 2011). 
Concierto en homenaje a Carlos Bonilla Chávez, Teatro 
Nacional Sucre.  
• Lindo Quito de mi vida, Quito Edén de maravillas 
(pasacalles-arreglo orquestal OSNE, 2009) “Fiestas de Quito 
2009”. Intérpretes: Karla Kanora, Dúo Hnos. Núñez. 
• Dulce Jesús Mío, Cay Chiri Tutapi (arreglos musicales, 
2009) “Canciones de navidad”. Cuarteto OSNE: fl, cl, cr, fg. 
Primera presentación: Casa de la Música. 
• Lindo Quito de mi vida, Quito Edén de maravillas 
(pasacalles-arreglo orquestal OSNE, 2010) “Fiestas de Quito 
2010”. Intérpretes: Karla Kanora, Dúo Hnos. Núñez. 
• Mosaico Pasillos: Lejos de Ti, Luciérnaga, Ojos que 
amaron; Mosaico Pasacalles: Promesas, El Paisano 
(arreglo orquestal OSNE, 2011) “Concierto Fiestas de Quito 
2011”. Intérpretes: Trío Colonial. 
• Ambato tierra de flores (pasacalle-arreglo vocal, 2009), para 
Coro “Centro de Arte” de Guayaquil. 
• Al besar un pétalo, el capariche, el maicito (arreglos 
musicales, 2009), para Ensamble “Yupakaray.  
• Chimbacalle, Chulla Quiteño (pasacalles-arreglos musicales, 
2004), para Banda Sinfónica del Colegio Americano. Primera 
presentación. Dirige: Willams Panchi. 
• Himno al Colegio Americano, Himno Nacional del 
Ecuador (arreglos musicales, 2003), para Banda Sinfónica del 
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Colegio Americano. Primera presentación. Dirige: Willams 
Panchi.  
• Himno a la Escuela Camilo Gallegos (revisión-arreglo 
musical, 2002), Salcedo-Cotopaxi 
• Dulce Jesús Mío, Cay Chiri Tutapi (arreglo orquestal 
OSNE, 2000). Proyecto: Conmúsica-Conservatorio Franz 
Liszt “Un Sueño de Noche Buena” 2000. Director: Álvaro 
Manzano. 
• Buenaventura (sanjuanito-arreglo musical para la Orquesta de 
Instrumentos Andinos-OIA, 1990) compositor Edwin Panchi. 




Las manifestaciones culturales en los actuales momentos se han 
popularizado, lo cual ha producido la presentación de conciertos 
que constituyen  formas de exponer el arte musical a la sociedad. 
El concierto, en sus inicios, fue propio de los grupos privilegiados 
donde los virtuosos exponían sus obras a una audiencia selecta. En 
la actualidad, el concierto es una manifestación amplia para 
espectadores donde la audiencia es muy variada tanto en gustos, así  
como en edad. En los últimos años,  los “performances” son una 
forma de difundir el arte y, en especial, la música en todas sus 
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manifestaciones y géneros. Los jóvenes son los más asiduos 
participantes en esta forma cultural de expresión  como es la 
musical. 
• ANGÉLICA, ALBAZO-OBERTURA (Concierto 
Bicentenario de Independencia, 2009), presentación OSNE, 
BEC (Ballet Ecuatoriano de Cámara- Rubén Guarderas) y  la 
Vaca Loca Tradicional. 
• ANGÉLICA, ALBAZO-OBERTURA (Concierto 
Compositores Ecuatorianos, 2011), presentación Orquesta 
Sinfónica de Cuenca. Director: Medardo Caisabanda. 
• Elegía a la Muerte de Atahualpa (octeto de vientos: fl, ob, 
cl, fg, cr, tp, tb y tba; coro; dos percusionistas, 1993). Estreno 
Universidad de   Indiana  (Bloomington) Directora: Tina 












El arte tiene diferentes formas de manifestarse;  puede ser 
oralmente o a través de la escritura. A partir de los años cincuenta se 
produce un fenómeno tecnológico que impulsa la difusión de la 
música, lo cual permitirá llegar a los estratos sociales más variados, 
así como también, a  lugares más alejados. Esto motivó la aparición 
de las grabaciones que, en sus inicios, se plasmaron en discos de 
acetatos y que luego, en la actualidad, han proliferado formas y 
tecnologías que permiten disponer, en el momento y con la calidad,  
toda manifestación artística musical.  
• Loa de canillita (Los pequeños amigos, 1994). Grabación 
Cassette y folleto. Proyecto QUITO METROPOLITANO-
UNICEF. 
• Marimba (Los pequeños amigos, 1994). Grabación Cassette y 
folleto. Proyecto QUITO METROPOLITANO-UNICEF. 
• Burrito Sabanero, El Tamborilero (arreglo orquestal CNM, 
1998). Grabación CD “Desde los Andes al Mundo” CNM 
de Quito, Volumen-1 1998. Orquesta y Coro del 
Conservatorio Nacional de Música (CNM). 
• “Angélica” Albazo-Obertura (1997). Grabación 1998, CD 
en la Enciclopedia de la Música Ecuatoriana vol. II (Pablo 
Guerrero), interpretada por la OSNE. Director: Álvaro 
Manzano, 1998.  
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• Fugadito (1992). Grabación 2000, CD Incásico del Imperio, 
interpretada por la Banda Sinfónica Metropolitana de Quito. 
Director: Jorge Oviedo. 
• Dulce Jesús Mío, Cay Chiri Tutapi (arreglo orquestal 
OSNE, 2000). Auspicio Grabación: Iglesia Nueva Apostólica 
Ecuador. Proyecto: Conmúsica-Conservatorio Franz Liszt 
“Un Sueño de Noche Buena” 2000. Director: Álvaro 
Manzano. 
• Himno al Colegio “Juan León Mera” (2005), Grabación, 
arreglos y dirección musical. 
•  “WOLF”, Fantasía para piano (1995). Manufacturado en 
México. Producciones REDCE-Red de Compositores 
Ecuatorianos, 2010. Vol. 1. Piano: Thomas Hoppe. 
(Universidad de Louisville USA). 
• Latacunga Querida, sanjuanito (arreglo orquestal 
Corporación Robert, 2010). CD 25 años Orquesta 
Corporación Robert. 







3. RAPSODIA ECUATORIANA PARA ORQUESTA 
SINFÓNICA: ANÁLISIS DE LA OBRA  
La música como arte está sujeta a la inspiración del ser humano, 
el cual expresa sus sentimientos en base a su vivencia diaria, siendo 
su motivación el amor, la esperanza, la vida. Cada ser expresa  de 
diferente manera lo que siente, y uno de los caminos para ese efecto 
es la inspiración que se traduce en  versos y notas musicales Estas 
son las semillas de las obras musicales, en donde se refleja los 
anhelos y las ilusiones que guían y motivan la vida diaria. 
La obra musical, producto de la inspiración, forma parte del convivir 
diario. Como seres sociales, los hombres manifestamos nuestros 
pensamientos mediante la comunicación. Nos interrelacionamos y 
disfrutamos de la  expresión artística de nuestros semejantes. De 
esta manera vamos formando la cultura social  que se expresa en 
textos y obras que guardan para la posteridad nuestros sentimientos 
y aspiraciones.  
3.1.1. Sanjuanito 
La obra empieza con una melodía basada sobre un set de notas con 
intervalos de segunda aumentada, segunda mayor y segunda menor 
(f, g#, a y b). Esta secuencia de notas se irá fusionando durante la 
introducción, en la cual el píccolo y los primeros violines (fig.1) 
presentarán este motivo. Esta melodía, rítmicamente, es el motivo 






        Fig. 1 Motivo melódico de la introducción 
Una contramelodía se expone en el oboe y el clarinete (fig., 2), 
seguida por la trompeta (fig., 3), oboe (fig., 4), trompeta (fig., 5) y 
finalmente por los metales (fig. 6). La particularidad de esta melodía 
es que está fragmentada en toda su estructura y siempre utiliza 
diferentes ideas rítmicas. 
 




  Fig. 2 Melodía en maderas                                                     Fig.3  Melodía en trompetas 
 
       
 










                                                      Fig. 6 Melodía en metales 
Toda la sección anterior está basada en una armonía lineal, ejecutada 
por las cuerdas en textura homofónica (en el acompañamiento de las 
cuerdas) y polifónica (por el movimiento melódico). Los elementos 
armónicos aquí usados son la pentafonía menor (fig.4) y el set de 
notas. La introducción de esta obra tiene un contraste rítmico 
ejecutado por todos los instrumentos y enfatizados por la percusión. 
 
 
     
                 Fig. 7  Contraste rítmico  
 El segundo período (compás 15) de esta frase toma 
fragmentos rítmicos del tema A de la exposición. De igual manera, 






                 Fig. 7 Temática melódica 




                        Fig.8 Melodía fragmentada en las cuerdas 
La exposición del sanjuanito empieza (compás 25) con una melodía 
basada en la pentafonía de la, con una estructura de 8 compases por 
frase (fig. 9-10). Una vez presentado el tema, este va a desarrollarse a 
manera de variaciones hasta llegar a un puente melódico-armónico a 
manera de cadencia, para presentar el tema B. Este tratamiento tiene 
similitudes a las características de una rapsodia. 
 
 
            Fig. 9 Tema A, primera semifrase 
 
 
  Fig.10 Tema A, segunda semifrase 
En el aspecto armónico del tema A se produce en una armonía 
lineal sobre un set de notas  (f,g,Ab,Bb y c,), ejecutado por las 
cuerdas (violines 1 y 2) y maderas (clarinete y oboe) a manera de 
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textura homofónica (fig.11), y contrastará rítmicamente por el 
acompañamiento de los contrabajos y cello (fig.12) Este fragmento 




      Fig. 11  Armonía lineal del tema A 
 
 
                         Fig. 12 Acompañamiento del tema A 
Sobre la misma base armónica (en el compás 38), empieza una 
pequeña variación del tema, la cual se encuentra casi íntegra en su 
primera semifrase, y totalmente fragmentada en la segunda 
semifrase, para terminar en una modulación cromática ascendente 
(fig.13) y luego en un calderón sobre el acorde de sol menor, el cual 




                        Fig.13 Modulación cromática ascendente 
La cadencia melódica es una reminiscencia del tema A, donde la 
variación del tiempo es un contraste significativo de su estructura. 
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Además, el uso de dobles cuerdas y trinos son los aspectos técnicos 
más evidentes de la misma. Armónicamente, esta cadencia se 
produce en la tonalidad de re menor. 
Por otro lado, el inicio de la cadencia se presenta en textura 
homofónica, donde el violín solo (fig. 14) es acompañado por un 
movimiento melódico disonante (5ta disminuida) por parte del 
contrafagot (fig. 15).  Este primer movimiento homofónico 
mantiene la rítmica básica del sanjuanito, con la particularidad que la 




                      Fig. 14 Melodía del violín solo 
 
 
             Fig. 15 Acompañamiento inicial de la cadencia. 
En el desarrollo progresivo de la cadencia aparecen elementos 
usados en el tema A, como son el usado de la modulación y la 
rítmica, pero con un tratamiento diferente. Así, existe 
continuamente un contraste  de tiempo, donde los acelerandos y 
ritardandos están presentes (fig.17).  
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                                  Fig. 17 Cambio de tempo 
El final de la cadencia melódica marca el inicio de otra variante de la 
melodía, la cual será el punto de partida para el desarrollo del 
movimiento. Esta sección tendrá una estructura armónica vertical, 
donde la rítmica será el generador de este desarrollo. 
La textura polifónica es muy recurrente durante la sección inicial del 
desarrollo. La melodía del tema A se mantiene (fig. 18) y se 
contrasta con una contramelodía que posee una variante armónica 
sobre un set de sonidos Bb, C, Eb y F (fig. 19). En esta instancia, la 
parte armónica y la rítmica estarán sobre la línea melódica, la cual 











             Fig. 19 Contramelodía con un cambio armónico 
En cuanto al motivo rítmico del desarrollo, este está basado sobre 
motivos pequeños de la introducción y el tema A. El parámetro 
interválico también se basa sobre el set de notas y modulaciones 
cromática (fig.20). El final de esta sección se da con la modulación 








             Fig. 20 Motivo rítmico del desarrollo 
La reexposición del tema (compás 112) empieza con un contraste 
armónico nuevo a manera de melodía, la cual ocupa un papel 
importante, ya que, auditivamente, es la que más resalta. Esta 
melodía cordal es interpretada por los trombones y segundos  
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violines, que se mantienen en constante movimiento con la melodía 




                     Fig. 21 Melodía Cordal 
 
 















3.1.2. Yaraví y Albazo 
 
 La obra empieza con una melodía basada en un movimiento 
cromático que es interpretado por el clarinete (fig. 24). La 
concepción de esta melodía está fundamentada sobre el patrón 
rítmico del danzante. Su rítmica es el modelo para la aparición del 
estribillo que es interpretada por los cellos y contrabajos (fig. 25). La 
introducción está en la tonalidad de re menor; sin embargo, la 
melodía y la armonía de esta sección se basan en un acorde 
disminuido (fig. 26). La textura es polifónica, con un pedal armónico 
de acordes disminuidos y con un movimiento contrastante de las 
melodías de las flautas y oboes frente al clarinete. 
 
 














                                Fig. 26 Melodía con 5ta bemol 
 
El primer tema (A) de este movimiento está basado sobre la 
pentafonía de RE en su parte melódica (fig. 27) y el 
acompañamiento sobre una escala hexáfona sobre la sexta 
aumentada F· (fig. 28)- Luego, esta melodía es acompañada por un 
movimiento descendente de una hexafonía sobre la séptima DO 
(fig. 29). La textura de esta sección es homofónica, con un claro 
acompañamiento de las cuerdas graves y de los clarinetes. 
    
                     Fig. 27  Primer tema 
 
 
                                       
                                                                         






                                            Fig. 29 Hexafonía descendente de Do 
Un segundo tema modulante aparece en los primeros y segundos 
violines, el cual, está basado en la rítmica del tema A. El círculo 
armónico de esta sección empieza en el segundo grado bajado Eb, 
pasa por C, Ab, Bb, Gb, Eb y termina en la menor (fig. 30). Este 
tema está compañado por una contramelodía arpegiada, interpretada 






                                  Fig. 30 Tema modulante 
  
 
                                    Fig. 31   Contramelodía arpegiada al tema modulante 
A continuación del tema B, empieza una puente modulante 
ejecutado por las flautas y clarinetes (fig.32),  para volver a la 






                                Fig. 32   Puente modulante 
La textura de esta sección modulante es homofónica, donde las 
cuerdas graves mantienen el patrón rítmico del danzante  y 
acompañan al piccolo y trompeta. La estructura armónica de esta 
sección se desarrolla en la tonalidad de re menor, la cual contrasta 
con las hexafonías usadas en la presentación del tema.  Este 
movimiento, armónicamente, concluye con un tutti en las cuerdas, 
que viene de una modulación pasajera de Ab y finaliza con el 






                                        
 
                                     Fig. 33   Final del segundo movimiento 
La transición del segundo al tercer movimiento attaca directamente, 
donde empieza el albazo, constituye la tercera parte de la obra. La 
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textura global del albazo es polifónica y homofónica, en la cual 
existe un movimiento melódico y rítmico entre todos los 
instrumentos de la orquesta. La introducción del albazo tiene un 
cambio de métrica en su estructura general, lo que ocasiona un 
movimiento variado de las voces. Así, las cuerdas agudas ejecutan 
una melodía sobre un acompañamiento melódico del cello y 
contrabajo (fig. 33).  
      Fig. 33  Cambio de Métrica en textura homofónica 
La melodía, ejecutada  por los violines, es contrastada por un ritmo 
marcado, ejecutado por los cornos y trombones, lo cual produce una 
textura polifónica (fig. 34). 
               Fig. 34  Ritmo contrastante en los cornos 
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El tema A se presenta en el compás 191 (fig. 35), donde es 
acompañada por una armonía estática ejecutada por los cellos, 
contrabajos, trombones y tuba, y por una contramelodía 
interpretada por las trompetas (fig. 36). El movimiento armónico se 










           Fig. 36  Contramelodía ejecutada por las trompetas 
Después de un pequeño desarrollo del tema, existe una pausa en él, 
donde el danzante (segundo movimiento) aparece. El tempo cambia 
y la textura homofónica se hace presente. La figuración rítmica del 
danzante aparece en los instrumentos graves de la orquesta con un 







                  
Fig. 37  Figuración del danzante 
Una contramelodía  acompaña a la melodía ejecutada por los cellos y 
contrabajos, que provoca una textura homofónica (Fig. 38). 
 
                         Fig. 38  Contramelodía en los trombones 
 
El tema B del danzante también es presentado en esta sección del 
albazo. El tratamiento armónico es tonal, el cual se encuentra  sobre 
una armonía estática basada en el tercer y sexto grados se 











                         
                                                Fig. 39  Tema B del danzante 
En el compás 215, cambia el tempo; la obra retoma el tema y el 
carácter del albazo. Desde este punto empieza el desarrollo del tema 
A, presentado anteriormente (fig. 40). La temática de desarrollo es 
rítmica, donde cada sección instrumental empieza a tener una 
prominencia sobre el resto. La sección de la percusión comienza a 
tener un papel protagónico, basado en la base del albazo, el cual 
desarrolla un movimiento rítmico conjunto a la obra (fig. 41). 
 






            
                                               Fig. 41  Modelo para desarrollo rítmico 
A partir del compás 228 empieza una sección polifónica, en la que la 
melodía (cuerdas), la contramelodía (maderas fig. 43)  y un 
acompañamiento de corcheas continuas en el cello y contrabajo (fig. 













             Fig. 43  Contramelodía en las maderas 
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Finalmente, con una codeta sobre una armonía estática se expone el 
tema de albazo, donde  termina la obra con un gran tutti de la 
orquesta en textura polifónica (fig. 44). 





















































































































































































































































































































































































































































































































































6. Breve disquisición socio-musical en torno a la 
obra Rapsodia Ecuator iana,  
del compositor Williams Panchi Culqui 
 
 
Por Luis María Gavilanes del Castillo 
 
 
Cuando uno enfrenta, desde la perspectiva de la música como 
ciencia y arte,  la tarea de efectuar un acercamiento a una partitura, 
tienen que darse por supuestas una serie de premisas acerca de la 
naturaleza del lenguaje y los textos que están implícitos.  Se ha dicho 
que “sin lenguaje no hay pensamiento”, lo que significa que la 
palabra es algo más que una simple sonoridad y llega a ser parte 
constitutiva de la propia esencia y existencia del ser humano. 
Heidegger ha llegado a escribir que “la palabra es la casa del ser”. El 
asunto es: ¿cómo funciona el lenguaje en una música que está 
retenida en el papel y que si ya se la ha interpretado la misma ha 
quedado en el aire? Es evidente que el lenguaje de una partitura tiene 
vida propia. Los signos de una página partitural denotan 
sonoridades  que, a su vez, representan significados. También éstos 
sólo pueden cobrar vida en la mente de los intérpretes.  
 
Hay una descripción de la naturaleza del lenguaje que se apoya en el 
presupuesto de que los seres humanos son, esencialmente, seres 
sociales. Todo lo que cualquier persona pueda hacer tiene alguna 
motivación social y algún significado social. Desde el punto de vista 
que se desprende de este enfoque, el propósito principal del lenguaje 
es facilitar la comunicación de un significado a otra persona, y lo que 
ese significado busca es lograr un influjo sobre la persona en 
cuestión. Esta perspectiva, y para el caso que nos ocupa, no es sólo 
sociolingüística sino que se adentra en el núcleo duro de la reflexión 
socio-musical.  
 
Dado que la experiencia indica que los seres humanos son seres 
esencialmente sociales, estos significados provienen del sistema 
social que, por otra parte, ellos mismos de hecho constituyen. Si 
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partimos del criterio de que el lenguaje, en general,  es un 
acontecimiento triádico que consiste en (a) sonidos y grafías que 
actualizan (b) locuciones, las cuales a su vez actualizan (c) 
significados, ya para el caso de una partitura, ¿cuáles son los 
significados que son actualizados en el hecho lingüístico-partitural? 
Para ser más didácticos, ¿de dónde proceden esos significados? 
 
Cualquier persona que con cierta formación musical se pone a leer 
una partitura, parte seguramente de una weltanshaung, de una idea 
más o menos definida de cómo funciona “el” mundo y, lo que es 
más, “su” mundo.  Ahora bien, el mundo que nosotros decimos 
entender tan bien es, empero, el mundo particular en que hemos 
sido socializados e inculturados. Es nuestra manera de entenderlo y 
todas las cosas y personas que forman parte de él.  
 
Sin sospecharlo, y sin ser consciente de ello, pues, incluso el lector 
no instruido en la música percibirá necesariamente el mundo de un 
compositor cuando escucha su obra, porque hay simetrías y 
asimetrías subyacentes en el sistema social que vienen a expresión en 
las locuciones actualizadas por medio de las grafías de las notaciones 
musicales, como si fueran las suyas propias.     
 
Los conocimientos seculares del grupo se conservan en formaciones 
lingüísticas memorizadas por tipos reproducidos periódicamente. 
Los dioses, para citar el ejemplo más ilustrativo de las sociedades en 
gran parte ágrafas, colocado en el vértice de la pirámide social 
aseguran la autenticidad, la concordia y la coincidencia del colectivo. 
La poesía –recitada, cantada y bailada- no es primordialmente un 
quehacer artístico, sino un mecanismo que asegura la coherencia y la 
conservación del pueblo o voluntad colectiva de continuar siendo 
aquel pueblo.  
 
El clérigo y el trovador son piezas fundamentales de la sociedad 
primitiva; sin ellos, ésta perdería conciencia de su identidad. Tales 
situaciones sociales alejadas nos permiten descubrir las piezas 
fundamentales de lo nacional tal como se vivirá en la 
contemporaneidad: conciencia colectiva participada, idioma, 
174 
 
religión, folclor, arte, aceptación de su historia, decisión de 
sobrevivir juntos en adelante… 
 
De ahí que las formas embrionarias o impolutas de la nacionalidad 
es preciso buscarlas en la configuración prístina de lo social. La 
conciencia común de grupo en una civilización oral, conciencia 
adquirida por la relación y reforzada por estereotipos idiomáticos –
máximas, cantos, decires, narraciones…-, que pronto, algunos, 
adquirirán carácter sacro, será un constitutivo esencial de la nación. 
 
Sin que se cumplan estas precondiciones filosóficas, epistémicas, 
antropológicas e históricas, es difícil hablar de nacionalismo musical en 
el Ecuador. La nación en la forma en que se configurará a partir de 
nuestra naciente República recogerá las mismas líneas de fuerza que 
moldearon las sociedades más fontales y primarias. Habrá perdido, 
no obstante, la virginidad casi total de aquellos primeros grupos para 
verse irremediablemente maculada por el poder del militarismo o de 
la concupiscencia de la ciudadanía civil orientada a lo político. Ya no 
será posible en la realidad distanciar el hecho nacional del dominio 
politiquero que se ha extendido hasta nuestra República Reciente y 
los atisbos de sensibilidad social sin presencia de los saberes de 
sabiduría de la actual Revolución Ciudadana. 
 
La obra composicional de Williams Panchi Culqui, de fuste y casta 
por cierto, y no sólo su Rapsodia Ecuatoriana,  habrá que abordarla, 
estudiarla y saborearla, desde la “razón justificadora de la identidad 
nacional”, pero no desde un “nacionalismo” cuya presencia está 
todavía por argumentarse y demostrarse. En este sentido bien 
valdría recordar a los musicólogos ecuatorianos lo que decían los 












• La creación de la obra, constituye un  aporte al patrimonio 
musical académico ecuatoriano, dentro del ámbito sinfónico. 
 
• El  proceso de composición de Rapsodia Ecuatoriana, ha 
utilizado como base de desarrollo estructural, elementos 
musicales y programáticos de la forma académica rapsodia, 
que han sido fusionadas con elementos de la música 
ecuatoriana.  
 
•  La obra está constituida de varias secciones, en la que 
melodías contrastan y se articulan  armónicamente con un 
manejo técnico contrapuntístico y estilístico propio del autor.  
 
• El aporte del compositor en este género especifico, constituye 
un instrumento importante para fortalecer la identidad 
nacional y proyectar sus valores para las nuevas generaciones.   
 
• El uso de ritmos ecuatorianos como sanjuanito, yaraví y albazo 
han recibido un tratamiento académico en la composición de 
la Rapsodia. 
 
• La creación de la obra mediante el concepto programático y 
temática ecuatoriana, proporcionan una variedad estilística 
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para estudiantes, intérpretes y fundamentalmente para el 


































• La interpretación de la obra por parte de la orquesta,  requiere 
de una adecuada sincronización  de los planos sonoros, ya que 
existen estructuras fragmentadas. 
 
• Es necesario que el músico junto al público de nuestro país,  
puedan apreciar y valorar la creación artística musical del 
compositor ecuatoriano.  
 
• El archivo fonográfico de la obra en audio y video, es  un 
aspecto fundamental para la difusión y promoción de la 
música académica ecuatoriana. Es recomendable que este  
material pueda llegar a todos los centros de difusión cultural y 
educativa como: Casa de la Cultura,  Direcciones Provinciales 
de Cultura, Teatro Sucre, Casa de la Música, Conservatorios de 
música, Universidades, Orquestas Sinfónicas, entre otros.  
. 
• Es necesario crear  incentivos y políticas culturales que 
promuevan  la producción nacional de obras académicas, a 
través de encargos y concursos de composición musical. 
 
• La composición de Rapsodia Ecuatoriana para orquesta 
sinfónica, debe ser objeto de análisis y discusión técnica en 
instituciones de formación musical especializadas, permitiendo 
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a los estudiantes  un acercamiento y valoración de nuestros 
géneros.  
 
• Se sugiere enriquecer y  mantener información sobre la 
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